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Os Cursos de Estética de George Wilhelm Frederick Hegel (1770-1831) 
correspondem a uma série de apontamentos de estudantes durante as preleções sobre o 
tema que o filósofo ministrou entre os anos 1818 e 1826. A edição mais conhecida, e que 
consideraremos de referência, é a de seu discípulo Heinrich Gustav Hotho, editada em 
1835.3 Nela, Hegel se pregunta pela evolução (e decadência) da arte através da sua história, 
inserida na história do Espírito Absoluto ou consciência em si e para si universal. 
Num posicionamento firme contra a tradição da mimesis, Hegel descarta o realismo 
como objetivo da arte. Outrossim, a pergunta pela resposta de Hegel espectador à 
semelhança com a percepção sensível pode ser de interesse levando em conta o nível de 
exatidão técnica que o filósofo atribui à técnica nessa área, isto é, ao realismo como parte 
– mesmo que não objetivo –da arte. 
A nossa tese é a de que justamente a partir da reconstrução hegeliana do 
desenvolvimento do conceito “arte” podemos reconstruir sua posição como espectador. Do 
mesmo modo que consideramos a definição de arte como o horizonte criativo do artista 
para Hegel (e não a partir dos objetivos dos artistas individuais), também consideramos 
suas valorizações sobre a verossimilhança da arte como o horizonte de interpretação do 
espectador que lhe era contemporâneo. Adjudicamos esse direito a partir do simples fato 
de que, enquanto Hegel considera como instância conquistada do que está tratando de 
caracterizar (a arte) aquilo que os artistas clássicos produziam, não considera da mesma 
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forma a arte anterior ou posterior. A arte anterior e posterior vem a ser uma arte degenerada, 
e não parece uma hipótese de trabalho demasiado ousada postular que isso poderia ser 
assim para Hegel, porém não para os artistas e, sobretudo, não para os artistas modernos. 
Insistimos, aqui, no ponto de que, para Hegel, a postura normativa é a do gênio. Veremos, 
então, que tipo de arte Hegel considerava realista, não desde o ponto de vista normativo, 
mas desde o ponto de vista do espectador, e que lugar este tem em seu sistema. 
Temos, em Hegel, três formas especiais de bela arte, nas quais o ideal se desenvolve. 
Em primeiro lugar, é dada a arte simbólica que faz predominar o espiritual indeterminado. 
A arte clássica é a que realiza o conceito da arte. A arte romântica dá-se quando o belo se 
apreende como absoluto e não consegue encontrar-se no exterior sensível. Nessa última 
instância, a forma se converte em indiferente, separando-se novamente o conteúdo e a 
forma. “Deste modo, a arte simbólica procura aquela unidade consumada entre o 
significado interior e a forma exterior, que a arte clássica encontra na exposição da 
individualidade substancial para a intuição sensível e que a arte romântica ultrapassa em 
sua espiritualidade proeminente.”4 
Originado fundamentalmente no Oriente, o símbolo é uma forma de pré-arte: “é uma 
existência exterior imediatamente presente ou dada para a intuição, a qual não deve ser 
tomada do modo como se apresenta de imediato, por causa dela mesma, mas deve ser 
compreendida num sentido mais amplo e mais universal.”5 Distingue-se nela dois aspectos 
fundamentais: a significação (representação ou objeto) e a expressão (existência sensível 
ou imagem), pelo que se poderia pensar que toda forma de arte é simbólica. Porém, isso 
não é assim, pois se assim fosse, seria possível encontrar uma explicação alegórica para 
cada obra de arte. Para Hegel, o simbólico cessa quando o conteúdo é uma individualidade 
livre, ou seja, um conteúdo espiritual que se apresenta a si mesmo, em si mesmo. A partir 
desse momento, sujeito e objeto são um, não estão aparentados como no simbólico, senão 
que são idênticos. 
A arte simbólica inicia-se em uma luta do artista contra o conteúdo que não consegue 
precisar, para adequar significação e forma. A forma mostra-se, então, inadequada com 
relação a um conteúdo que não se consegue definir. Isto que primeiro é inconsciente 
terminará mostrando a insuficiência deste tipo de arte para dar conta do ideal, fazendo-se 
explícita a diferença entre a significação e a forma em que se a apresenta. Ou seja, a arte 
simbólica inicia-se com uma conjunção mais ou menos casual, e termina com um artista 
que conhece melhor a significação, porém que, para adequá-la melhorà aparência, a limita 
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(mostrando uma coruja como sinal de sabedoria, por exemplo). Essa tendência faz do 
simbólico algo acessório (como é efetivamente na arte clássica e romântica).6 
“O ponto central da arte é constituído pela união, que é fechada em si mesma para 
a de uma totalidade livre, entre o Conteúdo e a forma simplesmente adequada a ele.”7 
Trata-se de uma totalidade livre, porque o livre é aquilo que é idêntico a si mesmo, completo. 
A arte clássica faz deste conceito uma realidade, a que se aspirava na arte simbólica. O 
conteúdo e a forma da arte clássica estão dados pelo ideal, pelo qual este executa a arte 
verdadeira segundo seu conceito. Sua existência efetiva deu-se na Grécia antiga. Esta arte 
busca seu conteúdo na religião popular, a qual transforma. Segundo Hegel, não é uma 
eleição arbitrária (da subjetividade particular), posto que se funda na individualidade 
substancial (aquilo que nos individualiza como humanos, seres espirituais). Com isso, 
basicamente se quer dizer que o modelo de ser humano postulado pela arte grega é mais 
perfeito do que se pode pensar para apresentar em forma sensível. 
Assim, nos deuses gregos, compreende-se a classe do espiritual. Isso posto, os 
deuses da arte clássica ainda são poderes naturais porque o espiritual não pode 
apresentar-se como absolutamente livre (subjetividade pura). Não existe um deus único 
que mantém o poder da natureza em geral (como o Deus cristão), senão que múltiplos 
deuses possuem o poder de determinada atividade especial da natureza, a qual é 
apresentada como indivíduo espiritual e tem como essência esta individualidade espiritual. 
O ideal somente aparece com a supressão do negativo da forma do espírito se suprime o 
rude, a falta de beleza, o barroco, o meramente natural ou fantástico que tinha lugar nas 
representações simbólicas. 
Desde o ponto de vista técnico, para captar este conteúdo, a matéria deve estar livre 
de aspereza e dureza; deve obedecer ao artista; por isso, este necessita uma grande 
habilidade técnica. Esta arte surge, então, quando determinado procedimento técnico foi 
alcançado. Esta arte aparece quando o mecânico já não representa dificuldade alguma. O 
progresso técnico dá-se ligado ao progresso da forma, e o conteúdo, ligado ao progresso 
do espírito. 
Na evolução da arte clássica, os acontecimentos e ações fazem-se cada vez mais 
humanos, por isso se avança “segundo o seu conteúdo, para singularização da 
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individualização casual e, segundo a sua Forma, para o agradável, o encantador.”8  O 
agradável captura o observador de múltiplas maneiras com relação à finitude de sua 
subjetividade: na dimensão finita da arte, há uma aproximação ao sujeito finito. Quando a 
beleza — entendida, sobretudo, em seu efeito sensível — começa a ser mais notória do 
que a verdade exibida na arte, começa a desaparecer a devoção. Não queremos dizer, com 
isso, que a verdade espiritual não se mostre nas obras, senão que, ao fazê-lo de maneira 
inadequada, fica insatisfeita a inquietude intelectual.9 
 
Pois por meio do agradável não continua se desenvolvendo porventura 
o substancial, o significado dos deuses, o que é universal neles, mas o 
lado finito, a existência sensível e o interior subjetivo são aquilo que 
devem suscitar interesse e fornecer satisfação. [...] Pois na 
exterioridade e se encontra a multiplicidade da finitização 
[Verendlichung] que, quando ganha um espaço de atuação livre, se 
opõe por último à Ideia interior e à sua universalidade e verdade e 
começa a despertar o desgosto do pensamento contra a realidade que 
não mais lhe corresponde.10 
 
Desse modo, inicia-se a dissolução da arte clássica e o trânsito em direção à forma 
romântica. O princípio dessa transição é a seguinte: 
 
O princípio desta transição está no fato de que o espírito – cuja 
individualidade até agora foi intuída como em consonância com as 
verdadeiras substâncias da natureza e da existência humana e que se 
sabia e se encontrou nesta concordância segundo a sua própria vida, 
querer e atuar ― começou agora a recolher-se na infinitude interior, 
mas ao invés da verdadeira infinitude, ganhou em si mesmo apenas 
um regresso formal [formelle] e ele mesmo ainda finito. 11 
 
Essa perda da capacidade de reconciliação do sensível e do inteligível faz-se inevitável 
devido a que esta forma da religião-arte dependia da vigência da forma de organização 
política e social própria do Estado grego, e nem a religião, nem esta forma de organização, 
deixavam espaço para o desenvolvimento da individualidade livre. A luta pela aspiração 
legítima de liberdade do indivíduo o leva a se separar do Estado, separando-se assim a 
objetividade de um da subjetividade de outro. A mesma ruptura entre forma (objetiva) e 
conteúdo (espiritual, subjetivo) dar-se-á na arte: 
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A totalidade simples, consistente do ideal, se dissolve e se descompõe 
na totalidade dupla do subjetivo que é em sí mesmo e do fenômeno 
exterior, para permitir ao espírito alcançar, por meio desta separação, 
a reconciliação mais profunda em seu próprio elemento do interior.12 
 
O espírito reconhece-se no interior, no sentimento. Isso faz que o espírito veja seu 
outro (existência) em si mesmo, o qual o faz infinito e livre. 
Como, neste estágio, o espírito sabe que sua verdade não está em se fundir na 
corporeidade, senão em que o exterior o reconduza a si mostrando-se como inadequado, 
a arte romântica deixa para trás a natureza ideal da arte clássica e apropria-se do vulgar e 
do negativo: 
Por um lado se encontra o interior para si, por outro lado a existência 
exterior dissociada dele, e a subjetividade retraída em si mesma, já que 
não sabe encontrar mais encontrar nas formas até então válidas a sua 
efetividade adequada, tem de se preencher com o conteúdo de um 
novo mundo espiritual de absoluta liberdade e infinitude e procurar 
novas Formas de expressão para este Conteúdo mais aprofundado.13 
 
Essa forma de arte buscará a subjetividade humana como interioridade, abrindo-se a 
um espectro maior de possibilidades, as de todo humano. Ainda que o ponto de vista do 
conteúdo, aquilo que se pode apresentar como divino, seja muito restrito, o âmbito do 
humano é muito amplo, estendendo-se ao modo de ser e atuar da humanidade inteira e 
entornos, os quais passam a formar parte do universo de temas artísticos. Reconhece-se 
pelo menos três etapas nesse sentido: 
a) o ponto de partida dessas representações é o Absoluto mesmo, que se dá existência, 
sabe-se e atualiza-se. O ser humano é consciente do Absoluto como Espírito, e este é 
tomado como conteúdo. Assim encontrar-se-á a forma mais adequada para sua 
representação na história de Cristo, de sua mãe, etc; 
b) em uma segunda etapa mostra-se a autonomia conquistada pelo ser humano no 
âmbito mundano, afirmando as virtudes da subjetividade na honra, no amor, na fidelidade 
e na valentia (é o período das novelas de cavalaria); 
c) o terceiro aspecto a representar é o ser humano como formalmente livre, ou seja, 
capaz de tomar suas próprias decisões sem nenhum tipo de determinação de seu caráter. 
É, sobretudo, nesta última fase que o realismo parece jogar um papel essencial. 
Posto que “o finito enquanto tal constitui o conteúdo, tanto pelo lado dos fins espirituais, 
dos interesses mundanos, das paixões, das colisões, dos sofrimentos e das alegrias, das 
esperanças e das satisfações, como também pelo lado do exterior, da natureza e de seus 
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reinos e fenômenos mais singulares.”14 
Na arte romântica há dois mundos: um espiritual, que se volta a si mesmo; e outro 
exterior como tal, “que libertado da firme união coesa com o espírito, torna-se uma 
efetividade completamente empírica, de cuja forma a alma está despreocupada.”15 Deste 
modo, a contingência, entendida como negatividade, torna-se a forma usual da arte com o 
que fica incapacitada de cumprir com todos os requisitos para se adequar ao verdadeiro 
conceito de arte: 
 
Desse modo, alcançamos em geral como ponto final do romântico a 
contingência do exterior assim como do interior e um desfazer-se 
destes lados, por meio de que a arte mesma se suprime [aufhebt] a si 
e mostra para a consciência a necessidade de adquirir para si Formas 
mais elevadas, do que a arte é capaz de oferecer, para a apreensão 
da verdade.16 
 
Nesse sentido é que Hegel encontra obras herdeiras da tradição artística, porém 
exemplares desta perda de sentido autêntico da arte. Quando o artista comunica sua 
concepção de mundo, junto à religião de seu povo, toma seriamente esse conteúdo e sua 
representação. Identifica-se com ele, o toma por verdadeiro. Na época de Hegel, isso já 
não ocorre. Porém é próprio ao conceito de arte, que esta liberação do conteúdo 
representado, na medida em que cada vez mais está claro o conteúdo, já não oferece 
mistérios que interessem ao espírito. O que nós chamamos autonomia da arte, de estilos e 
objetos de interesse, é, para Hegel, uma situação impossível de resistir para a arte em sua 
definição essencial: 
 
Para o artista dos dias de hoje o estar preso a um Conteúdo particular 
e a uma espécie de exposição apropriada, apenas para esta matéria, 
é algo do passado e, desse modo, a arte tornou-se um instrumento livre 
que ele pode manusear uniformemente, conforme sua habilidade 
subjetiva em relação a cada conteúdo, seja de que espécie ele for.17 
 
Ao se autonomear este entorno do conteúdo, vai-se perdendo o especificamente 
artístico: 
 
Por um lado, a saber, coloca-se a efetividade real em sua objetividade 
prosaica, considerada do ponto de vista do ideal: o conteúdo da vida 
comum cotidiana, que não é apreendida em sua substância, na qual 
contém algo de ético e de divino, mas na sua mutabilidade e 
transitoriedade finita. Por outro lado, é a subjetividade que, com seu 
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sentimento e visão, com o direito e o poder de seu chiste, sabe elevar-
se como mestre da efetividade inteira, não deixa nada em sia conexão 
usual e em sua validade que possui para uma consciência comum [...]18 
 
Na via do realismo vem tanto a imitação como a ironia, tanto a capacidade para 
representar os objetos em sua justa aparência, como a possibilidade de manipular esta 
aparência a bel prazer. Temos, então, uma concepção de arte que avança em relação à 
sua própria dissolução, progredindo em direção a uma arte cada vez mais realista. 
À medida que a evolução da arte leva a uma superação da ilusão da arte grega, a arte 
romântica apresenta-se como mais verdadeira. Ou seja, há uma ganância no saber com 
respeito ao conteúdo — o encontro da verdadeira divindade — que se traduz na impotência 
da arte para dar conta dela de maneira sensível. O realismo no tocante às coisas humanas 
também passa a ser verdadeiro. Hegel, porém, ainda que aceite isso, nega-se a tirar 
“verdade” da arte grega. O dilema é muito simples: se a arte ideal não continha a verdade, 
como é possível que a tomemos como a mais real? 
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